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La Danse comme médiation des concepts scientifiques au 
Secondaire II ? 
 
Introduction 
 
Dans ce travail, la question centrale porte sur les enjeux conceptuels, philosophiques, 
scientifiques, pédagogiques qui sont au cœur de la question que je souhaite aborder ici, soit en 
quoi la danse pourrait se faire médiatrice de concepts scientifiques en milieu scolaire, et plus 
spécifiquement au Secondaire II. 
Si cette question était au préalable davantage intuitive, sans doute faisant écho à mon parcours 
bipolaire de scientifique-danseuse et pédagogue des sciences et danse, l’envie d’adresser cette 
question dans le contexte de ce travail de mémoire m’a projetée dans de multiples univers, 
apportant la richesse d’un angle de lecture différent, mais ouvrant à chaque fois un vaste de 
champ, dont chacun pourrait faire l’objet d’un travail à lui seul. 
Cette question est par essence complexe car elle renvoie à des sous-questions appartenant à 
des domaines multiples, seulement rarement et marginalement croisés. J’ai conscience que 
devant l’ampleur de la question, je ne fais qu’effleurer ces divers champs en proposant au 
mieux une brèche dans ceux me paraissant les plus opportuns pour nourrir mon propos. Il 
s’agit donc là d’une proposition non exhaustive, imparfaite et subjective, avec pour fil 
conducteur le possible de la danse comme médiatrice de concepts scientifiques en milieu 
scolaire.  
Une problématique rapidement soulevée, à laquelle je ne peux me soustraire, est la question 
de la légitimité du lien possible entre art et sciences. A l’heure où la réconciliation entre ces 
pôles parle en faveur d’une convergence de la création artistique et de la recherche 
technoscientifique
1
, Jean-Marc Lévy Lebond, dans un ouvrage intitulé La Science n’est pas 
l’Art n’hésite pas sur un ton polémique de craindre que « le risque soit permanent aujourd’hui 
de voir la science et l’art tomber dans la servilité mutuelle et l’histrionisme général ». 
Soulignons que de même, la pratique artistique n’est pas non plus de la recherche. Cette 
question me semble primordiale et nécessitera un premier détour.  
                                                          
1 Jean-Marc Lévy Lebond, La science n’est pas l’art, Hermann, 2010, 4
ème
 de couverture. 
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Un autre nœud névralgique permet de s’interroger sur le statut de la danse en tant qu’art et 
cela pour deux raisons me semble-t-il; la première est tout d’abord que la danse a d’abord été 
révélée par sa subordination initiale à la musique et au théâtre, en tant qu’art mineur. Ce n’est 
que dans le courant du XXe siècle que la danse acquière une autonomie chorégraphique en 
allant jusqu’à revendiquer la réflexivité et l’autosuffisance du corps dans ses formes les plus 
abstraites et contemporaines. Ceci n’est pas sans effet et sans répercussion dans notre système 
éducatif actuel. Dans ce contexte artistico-historique la danse n’a pas acquis une légitimité 
statutaire semblable à la sculpture ou d’autres arts tels que la peinture, musique ou 
architecture au sein ne serait-ce que dans l’enceinte de l’Académie des Beaux-arts. A 
remarquer qu’en référence au PER, nos systèmes d’éducation reconnaissent aussi davantage, 
au sein du domaine des « arts », la musique, les arts visuels et les activités créatrices 
manuelles. Ce sont les outils qui permettent de développer des modes d’expression, de 
perception et d’interprétation personnels2. La danse appartient alors davantage au champ de 
l’éducation physique, le domaine du « Corps et mouvement » qui développe les capacités 
physiques et corporelle par le mouvement et par les pratiques sportives. En enseignement 
post-obligatoire, le plan d’étude de l’école de maturité s’inscrit dans une parfaite continuité du 
PER où musique et arts visuels appartiennent au domaine des arts et l’expression corporelle 
(sous-entendu la danse) au domaine de l’éducation physique et sportive 3 . Ceci conduit 
directement à la deuxième raison, à savoir que si la danse n’est pas habilitée en tant qu’art, les 
questions de rapprochement entre art-sciences, la littérature et mes propos qui s’y référant 
n’ont pas lieu d’être. 
Un troisième point qu’il me paraît crucial d’aborder en introduction est de poser la question, 
de nature épistémologique, sur le savoir que la danse peut apporter. En effet, la danse fait 
appel à d’autres sens et renvoie à d’autres perceptions et représentations que celles nourries 
par le langage. Elle possède son propre référentiel de symboles qui exemplifient des 
caractéristiques en les rendant épistémiquement accessibles, permettant d’incarner et de 
transmettre une connaissance du monde plus large
4
. Catherine Z.Elgin dans un ouvrage 
consacré à la philosophie de la danse traite la question de savoir «  Comment le corps en 
mouvement manifeste-il l’intention, l’intelligence, l’émotion et les autres propriétés 
prétendument mentales ». Nourrie de ce propos, je rebondirai sur la question qui me 
                                                          
2 PER, Plan d’Etudes Romand, instruction publique, entrée en vigueur en 2010. 
3 DGEP, Département de la formation, de la jeunesse et de la culture,  Ecole de maturité plan d’études et 
dotations horaire , 2014-2015. 
4 Catherine Z.Elgin, «  L’exemplification de la danse », in Philosophie de la danse, Presses Universitaires de 
Rennes, 2010, pp. 96-97. 
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préoccupe ici, celle de déterminer de quelle manière la danse pourrait se faire médiatrice de 
concepts scientifiques, ou, pour reprendre le propos de C.Z. Elgin, comment la danse pourrait 
exemplifier les concepts scientifiques et nous en proposer une perception plus large. 
Pour cibler et ancrer mon propos, ces trois problématiques me paraissent incontournables. En 
seconde partie davantage de consistance va être apportée à mon travail, en commençant par 
illustrer le possible à travers la présentation de la démarche chorégraphique de trois artistes 
chorégraphes-danseurs qui sont véritablement parvenus à s’immiscer et à s’approprier le 
langage des sciences pour en proposer une lecture différente au sein de leurs créations. Pour 
reprendre le propos de Jean-Marc Lévy-Lebond in La science n’est pas l’art, ce dernier 
s’offusque d’une réunification inconsistante œcuménique et naïve de l’art et de la science5; il 
reconnaît que « sont possibles certaines brèves rencontres, où telle œuvre d’art rentre en 
résonnance momentanée avec tel travail de science, sans pour autant que se confondent les 
cheminements de l’artiste et du scientifique 6  ». Il est intéressant de noter que l’œuvre 
chorégraphique de ces trois artistes, choisis comme exemples parmi d’autres, relève à chaque 
fois d’une démarche personnelle, unique et individuelle, où l’artiste danseur-chorégraphe 
s’approprie véritablement l’univers scientifique pour y déployer sa ligne chorégraphique. Il ne 
s’agit alors plus de « brèves rencontres » tel que le propose J.M. Lévy-Lebond, faisant 
référence au domaine des arts visuels et plastiques, mais bien d’ « histoires de rencontres » 
passionnantes et complexes, dans lesquelles l’artiste, confronté à la bipolarité de ces deux 
univers, doit redéfinir sa propre identité. Toutefois, nous pouvons rejoindre Lévy-Lebond 
dans le fait qu’il s’agit là d’exceptions et non de généralités. Bien que peu nombreuses, 
quelques  recherches, soutenues par des programmes favorisant la recherche associant art et 
sciences, telle que celle menée par Scott deLahunta en collaboration avec Wayne McGregor, 
ont à contrario difficilement abouti. Ce projet interdisciplinaire avait pour but de susciter de 
nouvelles approches de créations chorégraphiques en lançant un projet d’exploration de 
l’apport des sciences cognitives7 dans ce domaine. Ce projet est resté à l’état de résultats 
ouverts où les collaborateurs ont pris conscience de la difficulté, voire de l’impossibilité, en 
l’état, de théoriser la cognition chorégraphique, se heurtant à la question fondamentale posée 
par les sciences cognitives : « comment arriver à une conception des espaces mentaux et 
physiques alors que nos descriptions de ces espaces sont un produit de ces espaces mêmes ? » 
                                                          
5 Jean-Marc Lévy Lebond, La science n’est pas l’art, Hermann, 2010, 4
ème
 de couverture. 
6 Ibid., p. 61. 
7 Scott deLahunta, « Espaces distincts, quelques dimensions cognitives du mouvement », in Scientifiquement 
danse, Contredanse, 2006, p. 161. 
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En d’autre terme, il n’est pas possible de décrire que ce qui est déjà créé, et le processus 
même de conceptualisation demeure insaisissable. Les trois exemples que je développerai 
ultérieurement, soit les démarches chorégraphiques de Julie Nioche
8
, tissant un lien invisible 
entre danse et médecine, de Kitsou Dubois, au travers d’une recherche sur la danse en 
apesanteur
9
  ou de Jennifer Monson, développant une Bird Brain Dance, à la source de  
l’envol des peuples migrateurs 10, sont des éléments de réponses individuelles où ces artistes, 
au travers de leurs propres démarches scientifiques et créatives,  proposent une lecture de leur 
perception de ces mondes. Je n’irai pas dans le détail de leur processus de conceptualisation, 
mais il est plus de l’ordre de l’originalité individuelle, fortement rattaché à leur personnalité et 
à leurs démarches propres, que de celui de la généralisation. 
Mais pour en revenir au cœur de notre question, quelle place et intérêt pour une telle 
démarche, soit la recherche d’une médiation des concepts scientifiques par la danse, en milieu 
scolaire et plus précisément en enseignement post-obligatoire ? En effet l’étudiant au 
Secondaire II ne peut déjà être qualifié d’expert que ce soit dans le monde des arts ou des 
sciences, et par conséquent ne peut être à l’origine de telle démarche sans bénéficier d’une 
médiation externe, soit de l’aide d’un adulte, au sens de la pensée pédagogique de Lév 
Vygotski
11
. Pour se référer à Vygotski, « Le développement d’un concept scientifique*, 
s’effectue dans les conditions d’un processus éducatif, qui représente une forme spécifique de 
collaboration systématique entre le pédagogue et l’enfant, collaboration au cours de laquelle 
les fonctions psychiques supérieures de l’enfant mûrissent avec l’aide et la participation de 
l’adulte ». Dès lors se posent deux questions, soit à savoir quels peuvent être les intérêts et  
buts d’introduire et de développer un mode d’expression corporelle, telle que la danse, en 
milieu scolaire, sous forme explicite, poussant la réflexion de son apport en termes de 
développement de la personnalité et des représentations de l’étudiant, et dans un deuxième 
temps quel apport extérieur, en termes de ressources humaines, serait nécessaire à l’étudiant 
pour le guider dans cette démarche.  
Après avoir traité de la question du potentiel de la danse comme médiatrice de concepts 
scientifiques, nous devrons nous attarder sur la question de l’apport du développement du 
langage chorégraphique en milieu scolaire en choisissant comme focale le travail mené par 
                                                          
8 Julie Nioche, « Lien invisible », in Scientifiquement danse, Contredanse, 2006, pp.115-134. 
9 Kitsou Dubois, « Danse en apesanteur », in Scientifiquement danse, Contredanse, 2006, pp. 97-114. 
10 Jennifer Monson, « Bird Brain Dance », in Scientifiquement danse, Contredanse, 2006, pp. 212-235. 
11 Lev Vygotski, Pensée et Langage, chapitre VI, 3
ème
 édition, la Dispute, 1997, pp. 271-413. 
* sous-entendu les fonctions psychiques supérieures touchant à la vie sociale. 
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Jean-Christophe Bleton posant la question en ces termes : « Quand nous proposons aux élèves 
une rencontre avec la danse et une pratique de celle-ci, que leur demandons-nous, quelles sont 
les difficultés posées, que vont-ils découvrir, acquérir… ? 12  » J.C. Bleton est porteur de 
nombreuses actions mettant en jeu une réelle formation artistique au langage chorégraphique 
sous forme d’ateliers de création artistique, développées au sein de systèmes éducatifs et en 
milieu scolaire. Initialement danseur, puis pédagogue, expert et formateur, JC Bleton a œuvré 
pendant plus de 20 ans pour l’Association nationale française « Danse au cœur13 », crée en 
1986 et soutenue initialement par le Ministère de la culture et de la communication, ainsi que 
par celui de l’Éducation nationale, de l’enseignement supérieur et de la recherche. 
Aujourd’hui, depuis 2010, les activités de cette association n’ont pu être pérennisées, cette 
dernière ne bénéficiant plus des subventions et soutien nécessaires. Mais il n’en demeure pas 
moins que cette démarche précurseure est riche d’expériences de terrain.  
Une deuxième raison de s’y attarder est que « Danse au Cœur » a trouvé écho en Suisse 
romande, au sein de l’établissement scolaire primaire de Vevey. Soutenu par la direction de 
l’établissement et l’ODES (Office des écoles en santé) depuis 2010, « Danse à l’école »  verra 
aboutir à la fin de cette année scolaire sa quatrième session regroupant des classes d’élèves 
âgés de 9 à 11 ans. Ce projet consiste en un partenariat entre enseignants et artistes qui tout au 
long de l’année développent des ateliers durant lesquels les élèves expérimentent le 
mouvement, explorent l’espace et rentrent en relation avec leurs camarades. En juin 2011, un 
premier bilan est publié dans la revue Prismes de la HEP Vaud
14
 qui fait état des compétences 
et bénéfices apportés par cette expérimentation et découverte du processus de création, le 
bilan en est positif. A travers cet exemple de terrain, mené au Secondaire I, nous pouvons 
constater que le dialogue entre deux entités, partenariat entre artiste et enseignant, dialogue 
entre art et éducation, semble être une formule judicieuse pour guider l’élève au sein d’un 
processus créatif.  
En est-il de même au Secondaire II, dans une perspective d’interdisciplinarité ? Ce dialogue 
entre enseignants de plusieurs disciplines et artiste demeure-t-il nécessaire ? Je conclurai mon 
travail en contextualisant spécifiquement l’objet de ma question au Secondaire II, riche des 
thématiques et expériences développées en amont, afin de proposer quelques pistes concrètes 
permettant la réalisation de tels projets. J’aborderai les contraintes spécifiques du Secondaire 
                                                          
12 Propos de JC Bleton, Danse à l’école-Saint-Quentin en Yvelines, propose recueillis par Fabienne Blanchard. 
13 www.danseaucoeur.com, site consulté en date du 06.02.2015. 
14 Fabienne Blanchard, Sidonie Bays, Muriel Burnand Louvet, «  Danse à l’école : Bien naître au cycle initial, 
bien-être… », revue pédagogique HEP Vaud, Prismes, no14, juin 2011,  p. 23. 
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II, en tenant compte des programmes d’étude, des réalités budgétaires et proposerai quelques 
thématiques et concepts scientifiques, touchant à ma discipline, la Biologie, dérivant du plan 
d’étude de l’Ecole de Maturité pouvant faire l’objet de telle médiation. 
Une fois encore, la complexité du champ de ce sujet m’a contrainte à élaguer de nombreuses 
questions fortes intéressantes, mais m’éloignant davantage de ma question que me permettant 
d’y répondre. 
Sciences et arts, une alliance légitime ? 
 
Comme évoqué en introduction, la nature des rapports entre sciences et arts sont 
suffisamment complexes pour que se pose la question de la légitimité leur rapprochement. La 
difficulté initiale d’expliciter la nature de ce lien réside dans le fait que le rapport entre art et 
sciences est fortement tributaire de la perspective de par laquelle la question est envisagée, 
résultant en une description de ces rapports comme pouvant être des plus semblables ou des 
plus divergents. Au sein-même du concept de recherche, l’ambiguïté de ce lien peut être mise 
en évidence; si l’accent est porté sur la méthodologie ou les processus créatifs, bon nombre de 
parallèles peuvent ressortir, regroupant des concepts tels que ceux d’hypothèses, de méthodes, 
de protocoles, d’expérimentation ou même d’écoles15. Par contre si la question de la finalité 
d’une démarche scientifique ou artistique est adressée, la réponse penche alors plutôt vers la 
divergence; en effet,  «  […] une œuvre d’art reste ouverte à l’interprétation : elle attire les 
spectateurs à l’intérieur du cadre de la vision de l’artiste, mais sans qu’elle puisse exercer de 
contrôle déterminé sur les sentiments que cette œuvre induit. Elle laisse toujours place à 
l’apport de celui qui la contemple. Quant aux scientifiques, ils peuvent certes souhaiter 
engager le lecteur ou le spectateur dans un merveilleux voyage d’imagination visuelle, mais 
en dernière analyse, ils souhaitent lui communiquer une interprétation qui incorpore sans 
ambiguïté un contenu vérifiable
16
 ». ou autrement dit : « […] Là où l’art joue sur l’instabilité 
et l’ouverture, la science cherche la stabilité et l’achèvement» 17, soit une forme de validation. 
Par conséquent, si des parallèles peuvent être tirées entre arts et sciences, elles divergent dans 
leurs finalités, leurs intentions. 
Il est intéressant de rapporter ici brièvement l’analyse de Lévy-Lebond qui renvoie son lecteur 
« aux fondements spécifiques des situations historiques respectives de la science et des 
                                                          
15 André Giordan, «  Mettre en tension Sciences et Art »,  in la Science en culture le détour par l’art, Les Atomes 
Crochus, 2011, p. 5. 
16 Martin Kemp, Nature 434, 17 mars 2015, P. 309. 
17 Jean-Marc Lévy Lebond, La science n’est pas l’art, Hermann, 2010, p. 45. 
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arts
18
 » afin de proposer une explication de la vogue actuelle du rapprochement entre arts et 
sciences, rapprochement qu’il n’hésite pas à qualifier même de « réunification œcuménique ». 
Toutefois ce rapprochement touche principalement une polarité de l’art, soit sa dimension 
esthétique, voire technique. Dans la préface « De la science en culture, le détour par l’art », 
André Giordan avance que « l’art a toujours pénétré les pratiques scientifiques 19  » mais 
d’avantage en tant qu’outil médiateur, mode de communication de messages scientifiques, 
que source de questionnement; il en va ainsi de l’illustration des propos scientifiques avec 
l’avènement de l’imprimerie au XVe siècle, des célèbres traités d’anatomie d’André Vésale, 
ou de la magnification des paysages de nouvelles Terres à l’époque des Grandes Découvertes. 
Inversement, on voit aussi l’art emprunter à la science ses thématiques afin d’en faire un sujet 
ou objet représentatif. Plutôt donc qu’un véritable dialogue ou qu’une co-construction, où 
sciences et art s’entremêlent pour s’explorer, se questionner, s’enrichir, il est dans ces formes 
davantage question d’instrumentalisation 20  et d’exploitation de l’un par l’autre. Si ce 
rapprochement fait sens, me semble-t-il, à une époque où la reproduction d’une certaine 
réalité ne pouvait se faire qu’aux travers des traits d’artistes, qu’en est-il alors à notre ère avec 
d’une part le développement de nouvelles technologies et d’autre part « un art contemporain 
lui-même qui ne se réclame plus du Beau comme critère central [...]
21
. » 
L’analyse de Lévy-Lebond nous place dans la seconde moitié du XXe siècle. Avant les 
années 70, les sciences mathématiques et physiques avaient dévié vers une forme symbolique 
de représentation très abstraite, sans figures géométriques représentationnelles. Toutefois, 
avec la disponibilité de nouvelles technologies électroniques, notamment dans le traitement de 
l’image, comme avec la microscopie électronique, de nouvelles représentations du monde se 
sont ouvertes au regard humain. Selon Lévy-Lebond «  Cette reviviscence du rôle de l’œil 
dans la science a certainement joué un rôle essentiel dans le réveil d’une sensibilité esthétique 
chez les scientifique. » Avec pour corollaire, « […] un art pictural qui opère un retour à la 
figuration dans les années 80, au moment où la science revient à l’image. » Cette analyse, 
dont seulement quelques éléments clés ressortent ici, tend à démontrer que c’est 
essentiellement des liens d’une nature esthétique, représentationnelle entre arts et sciences qui 
perdurent aujourd’hui, au sein desquels l’alliance entre ces deux entités transparaît de facto 
                                                          
18 Jean-Marc Lévy Lebond, La science n’est pas l’art, Hermann, 2010, p. 45. 
19 André Giordan, «  Mettre en tension Sciences et Art »,  in la Science en culture le détour par l’art, Les Atomes 
Crochus, 2011, p. 5. 
20 Richard Emmanuel Eastes, «  La Dialectique Art-Science-Technicités  dans la médiation scientifique : de 
l’instrumentalisation à la co-construction»,  in la Science en culture le détour par l’art, Les Atomes Crochus, 
2011, p. 29. 
21 Jean-Marc Lévy Lebond, La science n’est pas l’art, Hermann, 2010, p. 27. 
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légitimée. Elle a donné lieu à de nombreuses manifestations, programmes, expositions où 
« Le regard du scientifique croise celui de l’artiste22 ». On comprend alors mieux ce que 
Lévy-Lebond sous-entends par « réunification œcuménique ». Sur un ton provocateur il 
souhaite que soit « […] évité à la science le ridicule du geai qui se pare des plumes du paon, 
et plus encore épargné à l’art le pathétique du paon qui emprunterait ses plumes au geai23. »  
La nature des rapports Sciences et Art est donc multiple et complexe et aucune réponse 
simple, voire simpliste, ne peut y être apportée. Cette alliance a trouvé une justification dans 
un biais de l’esthétique et de l’image où comme l’exprime Jean-Baptiste Joly «  les chercheurs 
confondent l’art avec la communication, notamment lorsqu’il s’agit, comme si souvent, de 
faire appel aux artistes pour visualiser de manière plus séduisante les résultats de leurs 
recherches
24
. » Dès lors la question qui nous intéresse est de voir si et en quoi il est possible 
de dépasser cette dimension utilitariste et instrumentalisée de l’art par le scientifique ou de la 
science par l’artiste, dans la mesure où les sciences et technologies ne sont que 
prétextes/outils pour l’artiste 25 . Richard Emmanuel Eastes, dans un bref article «  La 
dialectique art-sciences-technicités dans la médiation scientifique : de l’instrumentalisation à 
la co-construction »
26
 propose une véritable exploration d’un domaine par l’autre où la 
science se retrouve questionnée et mise en culture par l’art et la pensée créatrice de l’artiste 
véritablement stimulée, questionnée, par le monde scientifique. Il est alors question de co-
construction de l’un par l’autre et de nouvelles propositions qui s’enrichissent mutuellement. 
Lévy-Lebond, relate de brèves rencontres
27
 entre artistes et scientifiques, mais traite du 
dialogue entre sciences dures et arts visuels. Pour revenir à l’objet de ce travail, je 
développerai ultérieurement quelques démarches individuelles de chorégraphes-danseurs qui 
illustrent parfaitement cette exploration du monde scientifique,  biologique, par les arts et en 
proposent une lecture différente. Dès lors l’œuvre  chorégraphique devient à la fois objet d’art 
et outil médiateur de pensée scientifique. 
 
                                                          
22 Exposition consacrée à Paul Klee, Université Louis Pasteur , juin 2004. 
23
 ***. 
24 JB Joly , «  Art et Science, une expérience pratique » , Alliage n° 53/54, 2002. 
25 Richard Emmanuel Eastes, «  La Dialectique Art-Science-Technicités  dans la médiation scientifique : de 
l’instrumentalisation à la co-construction»,  in la Science en culture le détour par l’art, Les Atomes Crochus, 
2011, p. 36. 
26 Ibid., p. 29. 
27 Jean-Marc Lévy Lebond, La science n’est pas l’art, Hermann, 2010, pp 61-80. 
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La danse, art ou non-art ? 
 
Peut-être peut-il être judicieux dans un premier temps de s’arrêter à la définition du concept 
danse, en tentant de répondre à la question : « Qu’est-ce que danser ? » et d’en prendre le 
contre-pied en s’interrogeant avec Mikael M. Karlsson non seulement sur la nature de la 
danse, mais aussi sur l’acquisition des aptitudes, et des aptitudes potentielles, des lapins à 
pouvoir danser
28
. Si cette question semble absurde, elle permet de définir néanmoins, le 
périmètre conceptuel de ce terme. Mikaël Karlsson soutient que « la capacité à danser, au 
moins de manière basique, ne requière rien d’aussi complexe que la possession du concept 
danse » et que rien n’empêcherait des lapins a priori de remuer leurs pattes ou corps de 
manière rythmique
29
. En effet il se fait le critique « […] d’une conception excessivement 
intellectualisée de la danse se faisant en général au détriment de l’importance de la 
coordination des mouvements avec la musique
30
. ». Mais se mouvoir de façon rythmique est-
ce alors suffisant pour faire des lapins des danseurs ? Reste la question des aptitudes et de la 
capacité à acquérir ces aptitudes, la première renvoyant aux aptitudes corporelles tandis que la 
seconde faisant appel aux capacités cognitives, cinétiques et affectives. Roger Pouivet
31
, Julia 
Bouquel
32
 et Mikaël M. Karlsson, s’accordent pour reconnaître la danse comme d’une nature 
proprement humaine; le corps dansant n’étant ni semblable à une machine, ni à un animal. 
Pour Roudolf Laban, danseur, chorégraphe du XXe siècle, passionné et théoricien du 
mouvement, l’art du mouvement est une intégration du corps et de l’esprit, de l’exécutif et de 
l’intentionnel. Dès lors dans un mouvement dansé physicalité, action, spontanéité sont 
indissociables des représentations, émotions, intentions qui l’initient. C’est ce qui mène Julie 
Bouquet à définir le mouvement dansé comme « […] inextricablement actif et passif, 
spontané et délibéré, libre et déterminé et de faire ainsi de la danse une des expressions 
esthétiques les plus complètes de notre nature rationnelle
33
 ». Toutefois, suffit-il que la danse 
soit reconnue comme un mode expressif humain pour le promouvoir au rang « d’art ? ». 
                                                          
28 Mikaël M Karlsson, «  les lapins pourraient-ils danser ? »  in Philosophie de la danse, Presses universitaires de 
Rennes, 2010,  pp. 45 -63. 
29 Ibid.,  p.21. 
30 Ibid., p.63. 
31 Roger Pouivet, philosophe et Professeur à l’Université Nancy 2, directeur du laboratoire des sciences et de la 
philospohie-Archives Poincaré (CNRS, Nancy) Nancy 2, Laboratoire des sciences et de la philospohie-Archives 
Poincaré (CNRS, Nancy) 
32 Julie Beauquel, Dr. en Philosophie à l’Université Nancy 2, Laboratoire des sciences et de la philospohie-
Archives Poincaré (CNRS, Nancy) 
33 Julie Beauquel, Introduction, in Philosophie de la danse, Presses universitaires de Rennes, 2010, p. 22. 
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Comme l’affirme Julie Bouquet, « pour légitimer cette conception de la danse comme 
réflexivité autosuffisante* : pour être un art, la danse doit créer un monde…créer une œuvre 
dont l’existence ajoute quelque chose au monde ». A travers l’acte chorégraphique, il devient 
alors possible de réunir des concepts supposés antinomiques, tel que le corps et l’esprit, 
l’intériorité et l’extériorité, l’individualité et le collectif, et de proposer une lecture, une 
interprétation de cet univers. Toutefois, une fois de plus, le statut de la danse au sein des 
autres arts, même en tant qu’œuvre chorégraphique, est particulier. En effet, la danse 
appartenant à la dimension du vivant, des arts vivants ou « performing arts », la composition 
chorégraphique n’est pas un objet identifiable, délimité, immuable. Dès lors, la question 
dérive vers l’ambiguïté de l’identité d’une œuvre chorégraphique la rendant totalement 
contextualisée e-t tributaire des corps des danseurs qui la composent et menant au 
« désœuvrement chorégraphique », pour reprendre les termes de Frédéric Pouillaude. 
Ce bref paragraphe n’est qu’un survol, sans doute assez limité et maladroit de la question de 
l’habilitation de la danse au sein du collectif des arts. Sans revenir plus en détail sur ce qui a 
été évoqué en introduction, la danse a longtemps été perçue comme un art auxiliaire, voir 
mineur. Toutefois si actuellement on lui reconnaît davantage une forme expressive réflexive 
et autonome, complexe et complète, il n’en demeure pas moins que la création de ses œuvres 
appartient toujours au domaine de l’indéfini et de l’impalpable. 
Une médiation possible par l’œuvre chorégraphique ? 
 
Comme évoqué en introduction, Catherine Z.Elgin, dans un article intitulé L’exemplification 
et la danse 
34, soutient que la danse est un mode de compréhension et qu’une de ses fonctions 
en est cognitive. En se référant à la théorie de Nelson Goodman
35
, elle propose une analyse 
réflexive de la question, nourrie de nombreux exemples allant des ballets classiques aux 
formes les plus minimalistes de danse contemporaine, démontrant en quoi les œuvres de 
danse accroissent la compréhension d’une chose en exemplifiant** certaines de ses 
propriétés, pouvant être tout autant métaphoriques que littérales. L’exemplification permet 
ainsi l’accès épistémique. Amour, désir, éther, impalpable, mais aussi chagrin, peur, tristesse, 
                                                          
34 Catherine Z.Elgin, « l’exemplification de la danse », in Philosophie de la danse , Presses universitaires de 
Rennes,2010,  pp. 96-97. 
35 Nelson Goodman, languages of Arts, Hackett Publishing Company, 1976, pp. 45-71.  
* par opposition à un art mineur subordonné à la musique ou au théâtre  
** « L’exemplification est la manière dont un échantillon ou un exemple réfère à ce dont il est un échantillon 
ou un exemple ». 
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angoisse ou joie sont des exemples de propriétés métaphoriques, voire métaphoriquement 
psychologiques, que ballet ou danse contemporaine peuvent exemplifier. Dans une dimension 
plus littérale, le ballet véhicule des concepts de l’ordre de la grâce, de la beauté et de la 
légèreté du corps tandis que la danse contemporaine puise sa gravité dans le sol, où le corps 
du danseur a un poids. Il en découle que par l’incarnation, au sens d’une représentation d’une 
réalité par une matière, il est possible de souligner certains traits d’une chose, de 
l’exemplifier, et d’en proposer une compréhension qui dépasse la dimension symbolique sans 
faire appel au langage. Bien que les chorégraphes puisent dans leur propre référentiel 
symbolique pour créer une œuvre, à savoir un langage expressif personnel, un style, une 
signature, l’accès épistémique ne réside pas uniquement dans le décodage de ces symboles. 
Ces symboles sont d’avantage une modalité expressive, une proposition sans argument de leur 
propre perception d’une réalité, qu’une affirmation sur cette réalité. En aparté, je tiens à 
souligner qu’il existe des danses fortement codifiées, telle que le ballet ou la danse indienne, 
qui sur un mode narratif suppléent au langage une gestuelle symbolique. Toutefois, le 
décodage symbolique ne permet d’accéder qu’au premier degré de lecture de l’œuvre, soit la 
narration, l’histoire, elle n’informe pas davantage sur la dimension métaphorique et cognitive 
qui est véhiculée.  
Au sein du collectif des arts, si on peut retrouver une forme commune de communication 
expressive, se substituant au langage pour proposer une certaine appréhension du réel, une des 
particularités de la danse est qu’elle est une affaire de corps, de sensations et qu’au-delà d’une 
perception émotionnelle et affective pouvant agir comme vecteurs cognitifs au travers de  
l’exemplification36, la danse fait aussi appel à la perception sensorielle, donnant du sens par la 
communication entre corps, autrement nommé la « communication kinesthésique ».  Bien que 
ce concept ne fasse pas l’unanimité, Noël Carrol et Margaret Moore se réfèrent au domaine 
des neurosciences et sciences cognitives pour en proposer une explication physique : « […] la 
danse active notre réflexe miroir, c’est-à-dire notre tendance involontaire à refléter (imaginer) 
le comportement de nos congénères afin de recueillir des informations sur leurs états internes. 
En imitant involontairement l’expression faciale d’autrui, nous obtenons une idée de ce qui se 
passe en lui
37
. » Giacomo Rizzolati et Laila Craighero dans un article scientifique de revue 
intitulé The Mirror-Neuron System
38
 montrent en quoi le système de neurones-miroirs est 
fondateur de notre compréhension des actions et intentions d’autrui, nécessaire à la 
                                                          
36 Nelson Goodman, languages of Arts, Hackett Publishing Company, 1976. 
37 Noël Carrol et Margaret Moore, Julie Beauquel, Introduction, in Philosophie de la danse , Presses 
universitaires de Rennes,2010,  p. 22. 
38 G. Rizzolati et L.Craighero  The Mirror-Neuron System, Ann.Rev. Neurosciences. Vol 27, 2004, pp.169-92. 
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construction et organisation sociale. Ce système de neurones-miroir semble aussi être à 
l’origine d’une capacité proprement humaine, soit celle d’apprendre par imitation et de 
reconnaître les affects d’autrui (fondement de l’empathie). Dans un même ordre de réflexion, 
mais en s’écartant de l’explication scientifique, Fabrice Louis nous invite à prendre 
conscience « que  les gestes sont les outils de base qui rendent possible une compréhension 
entre les représentants de l’espèce humaine […] ainsi la surprise n’est pas alors seulement que 
nous ne trouvions aucun mot pour exprimer ce que nous comprenons lorsque nous regardons 
les danseurs, mais que nous comprenions quelque chose là où les mots ne peuvent rien pour 
nous
39
 ».  
Si dans ce qui précède transparaît l’idée que la danse, le mouvement dansé ou l’œuvre 
chorégraphique permettent la médiation d’une proposition conceptuelle renvoyant à une 
perception de celle-ci autant dans une dimension cognitive que sensitive reste la question de 
savoir comment la danse pourrait se faire alors médiatrice de concepts scientifiques. Ma 
proposition est que  la science possède son propre langage rationnel qui, par l’expérimentation 
et la preuve, progresse et tente d’expliquer, de comprendre le monde qui l’entoure et d’en 
appréhender ainsi sa réalité. Un concept scientifique peut apparaître comme une mise en 
forme explicite de la compréhension d’une propriété de ce monde, suite à une démonstration 
reconnue comme telle, une validation. Dès lors il apparaît qu’une même propriété puisse être 
appréhendée sous d’autres angles que celui de l’explicitation scientifique et qu’ainsi d’autres 
formes de langage, davantage implicites, puissent en proposer une perception élargie. Ainsi 
un possible pour appréhender la réalité qui nous entoure est d’y référer non seulement une  
compréhension cognitive mais aussi des perceptions sensorielles.  
Pour arriver au cœur de cette problématique, la médiation par l’art et la danse telle que je 
l’envisage ici est donc davantage une médiation « interne » qu’« externe ». Dans une 
médiation interne, l’art existe de par lui-même et en tant que forme transdisciplinaire il 
traverse plusieurs niveaux de compréhension et disciplines (dont les sciences). En tant 
qu’entité, il permet ainsi une représentation pluridimensionnelle de la réalité. Par opposition, 
dans une médiation « externe », l’art n’est qu’un vecteur parmi d’autres disciplines au service 
d’une représentation, où il illustre une proposition afin de pouvoir l’appréhender 
différemment et en faciliter la compréhension ou l’appropriation. 
                                                          
39 Fabrice Louis, « Distinguer ce qui est juste de ce qui est correct  en danse contemporaine et dans les activités 
sportives », in Philosophie de la danse, Presses universitaires de Rennes, 2010,  p. 120. 
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Je choisis d’illustrer cette proposition en présentant  ici  la démarche de trois artistes 
chorégraphes et danseurs qui se sont approprié le langage des sciences pour proposer une 
conception élargie et différentielle de cet univers.  
Un bref détour par l’exemple 
 
Danse et psychologie sont deux entités qui traversent le travail chorégraphique de Julie 
Nioche. Suite à ses études au Conservatoire national supérieur de musique et de danse de 
Paris et un parcours de danseuse-interprète, Julie Nioche entreprend des études de 
psychologie en vue de pouvoir mieux « préciser le rôle que peut avoir la danse dans la cité et 
plus particulièrement dans l’univers médical40 », univers qu’elle a côtoyé depuis son enfance, 
étant fille de deux parents médecins. Dans ses diverses créations chorégraphiques, la question 
du corps, de sa construction et de son apparence y est centrale, car elle voit là « le point de 
rencontre et de tension entre l’art et les sciences médicales ».  Ainsi dans X en avril 2001, 
après avoir travaillé et mené des ateliers d’improvisation avec des patientes anorexiques, 
présentant des troubles de l’image du corps soit un déficit d’auto-représentation, elle propose 
au spectateur de pénétrer dans l’univers de ces troubles en projetant simultanément un corps 
filmé en perpétuelle modification et des paroles de ces personnes exprimant le rapport 
conflictuel qu’elles entretiennent avec leur propre image. En Avril 2004, elle poursuit sa 
démarche chorégraphique en questionnant les limites du corps matériel autour d’un travail 
mené avec des « objets-prothèses »; construction et déconstruction des corps, les danseurs 
perçoivent le paradoxe de la délimitation nécessaire de ce dernier et de l’enfermement qu’il 
suscite. Les prothèses physiques, mais aussi psychiques, apparaissent alors comme des 
supports pour délimiter un corps ambigu. Ainsi « XX se situe dans le paradoxe du corps objet 
de communication et d’enfermement à la fois ». Il ne s’agit là que de deux exemples de sa 
démarche chorégraphique, mais qui me permettent d’illustrer comment la compréhension 
d’une entité dont se saisit la science, le corps, pouvant être atteint dans son intégrité psychique 
ou physique, renvoie à des questions identitaires complexes pouvant être abordées et 
transmises au travers de l’art, ici sous forme d’une création chorégraphique. 
Dans un autre registre, Kitsou Dubois
41
, danseuse et chorégraphe, a fondé toute sa démarche 
chorégraphique et création artistique autour du concept d’apesanteur à la suite d’une rencontre 
fortuite et d’un premier vol parabolique au Centre National d’Etudes Spatiales CNES la 
                                                          
40 Julie Nioche, « Lien invisible », in Scientifiquement danse, Contredanse, 2006, p.117. 
41 http://www.kitsoudubois.com/ consulté en date du 03.05.2015. 
 15 
 
propulsant dans les milieux scientifiques, universitaires et spatiaux. Pendant plus de quatre 
ans, elle participe aux projets de recherche de neurophysiologie en milieu spatial en charge de 
comparer des sujets danseurs à des sujets normaux en situation de déséquilibre. Souhaitant 
approfondir la question théorique du geste en apesanteur, elle rédige une thèse en 1999 en 
« Esthétique, Sciences et Technologies des Arts » sur l’ « Application des techniques de danse 
au vol en apesanteur, une danseuse en apesanteur » à l’Université de Paris VIII. Puis elle 
poursuit ses propres recherches entre danse et sciences en résidence Arts et Sciences à 
l’Imperial College de Londres. Kitsou Dubois est l’exemple prototypique d’une danseuse-
chorégraphe-scientifique qui puise dans ses travaux de recherche des concepts scientifiques 
qui deviennent matière chorégraphique. Elle exprime en ces termes sa démarche artistique : 
«  Dans mon travail de recherche artistique, je m’inspire des recherches scientifiques. J’en 
extrais des concepts ou des théories, qui résonnent avec mon propos de création 
chorégraphique (verticale subjective, inertie, points d’appuis, etc.). Je les expérimente en 
microgravité et dans différents milieux, analogues à l’apesanteur. De ces expérimentations, 
émerge une matière artistique qui sera celle de la création
42
. » Son écriture chorégraphique se 
définit à travers des états de corps où les questions du poids du corps et de la gravité, de la 
puissance et de fluidité sont centrales. Ses créations prennent forme autant sur un plateau 
qu’in situ dans des lieux les plus insolites à travers des spectacles, installations vidéo ou films 
documentaires, mêlant danseurs et circassiens. Outre cet exemple probant d’une médiation 
artistique de concept scientifique, Kitsou Dubois, de par son expérience et sa confrontation 
bien souvent difficile au domaine scientifique, s’interroge sur le contexte qu’il faudrait 
trouver ou inventer pour que la collaboration artiste/scientifique puisse être productive : « Un 
travail de collaboration étroite entre arts et sciences prend du temps et demande d’être 
accueilli, soutenu, par des structures qui peuvent supporter les dichotomies entre le champ 
artistique et le champ scientifique. La solution serait peut-être de créer un lieu qui ne soit ni 
scientifique ni artistique, mais qui permette d’inventer un mode de fonctionnement propre à 
cette nouvelle discipline, art et science
43
 ».Historiquement, la distinction entre ces deux 
mondes celui des sciences naturelles Naturwissenschaft et des humanités Geistwissenschaft  
est assez récente (XIXe siècle), toutefois à l’heure actuelle une vision dichotomique entre ces 
deux mondes est prédominante et l’exploration de l’un par s’en trouve amoindrie. 
                                                          
42 Kitsou Dubois, Danse en Apesanteur un entretien avec Kitsou Dubois, in Scientifiquement danse,Contredanse, 
2006, p. 101. 
43Ibid., p. 100. 
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Un dernier exemple, touchant davantage à ma discipline, est la démarche chorégraphique de 
Jennifer Monson, danseuse et biologiste américaine. Elle analyse et s’inspire fortement des 
modes d’orientation des peuples migrateurs afin de les transférer dans son processus créatif et 
chorégraphique fondé sur des bases de structures d’improvisation. Pour J. Monson « les 
systèmes d’improvisation sont des modes d’orientation44 ». Captivée par le don inné des 
oiseaux à s’orienter, elle mène ses recherches sur leurs capacités sensorielles et perceptuelles 
humaines. De même, par transposition, elle nourrit une réflexion sur les systèmes qui priment 
en improvisation, la manière dont ils interagissent entre eux et la façon dont il est possible de 
les isoler, de passer de l’un à l’autre dans une dynamique fluide. Par « systèmes » Monson 
sous-entend le mode créatif qui est à l’origine d’un mouvement à un instant précis; il peut 
s’agir d’une image intérieure, d’une sensation, d’une expérience énergétique ou rythmique, 
d’une mémoire ou d’un sentiment. Elle affirme ainsi s’être « résolument tournée vers une 
approche scientifique du monde et intègre ces informations et pratiques à son travail de 
création
45
 ». Dans Bird Brain Dance, un projet qui s’étala sur 5 ans, de 2000 à 2005, la 
compagnie itinérante de J.Monson analyse et suit les schémas de migrations d’une espèce 
pour planifier ses trajectoires afin de parcourir physiquement des distances similaires. Sur ce 
mode, la compagnie tourne et donne des représentations à l’extérieur, en pleine nature, dans 
des arboretums ou des musées de sciences. Les contraintes de la vie en communauté à 
l’extérieur et la confrontation perpétuelle à la nature sont très fortes, éprouvantes pour les 
danseurs, mais agissent comme de puissants stimulateurs nécessitant un constant recalibrage 
entre leur état intérieur et les éléments naturels. La réflexion chorégraphique de J.Monson 
interroge donc différentes manières d’incarner et de penser la relation de l’homme à 
l’environnement, aux espaces et aux autres. Ce travail réflexif mène J.Monson à créer en 2006 
iLAND (Interdisciplinary Laboratory for Art, Nature and Dance) à Brooklyn, un centre qui a 
pour objet de réunir artistes, scientifiques, concepteurs urbains et environnementalistes dans 
une optique de repenser l’environnement urbain. Elle affirme « la cité, c’est la nature. Nous 
devons commencer à voir et la ressentir comme ça si on veut qu’elle soit viable46 ». Par 
ailleurs l’originalité de son approche est qu’elle se veut kinesthésique; à partir d’une réflexion 
commune et perceptive de l’environnement, scientifiques, artistes et danseurs élaborent des 
                                                          
44 Jennifer Monson, « Bird Brain Dance », in Scientifiquement danse, Contredanse, 2006, p.216. 
45 Ibid., p215 
46 Ibid., p231 
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propositions d’aménagement urbains écologiques prenant en compte les problématiques du 
changement climatique et de l’épuisement des ressources naturelles47. 
Par l’exemplification de ces quelques processus créatifs et chorégraphiques, j’ai tenté de 
montrer en quoi la danse, le mouvement ou le geste pouvaient agir en tant que médiation 
interne d’une représentation de concepts « scientifiques » , tel que le corps avec Julie Nioche, 
la gravité pour Kitsou Dubois ou l’environnement et l’écologie par une approche 
kinesthésique avec Jennifer Monson. Il s’agit donc bien là d’appréhender différemment ces 
concepts afin d’en proposer une perception élargie pouvant aller même jusqu’à se concrétiser 
au sein de projets d’aménagements urbains. Toutefois quelle justification d’une telle 
démarche en milieu scolaire et quel possible, notamment au Secondaire II, où l’étudiant gagne 
en autonomie, mais n’est encore expert ni dans le domaine des sciences ni dans celui de l’art ? 
Sur le banc…on y danse ? 
 
La question de l’apport d’une pratique de la danse à l’école est avant tout celle d’une 
rencontre artistique, culturelle, méthodologique et technique
48. L’enseignement de la danse, 
tel que l’a proposé pendant plus de 30 ans « Danse au cœur », n’avait pas pour but de former 
des « danseurs professionnels », mais proposait davantage une appréhension différente du 
corps que celle mise en œuvre dans l’éducation physique où c’est avant tout le développement 
d’aptitudes corporelles à visée de performance qui est recherché et valorisé. Si la pratique de 
la danse, quelle qu’elle soit, nécessite aussi un passage par l’acquisition d’un certain langage 
corporel, et par là-même du développement et de l’acquisition d’aptitudes corporelles, la 
finalité en est autre. Une technique de danse, bien que parfaitement maîtrisée, ne demeure 
qu’un outil, un langage ou un instrument, où la finalité n’est pas la performance en soi mais 
davantage la communication et l’expression. La danse, telle qu’elle peut être abordée en 
milieu scolaire, sans aller jusqu’à la maîtrise d’une technique, permet donc une appréhension 
et une relation autre au corps en mouvement.  
Toutefois l’intérêt d’une telle approche, recherchant d’avantage l’apport culturel et artistique 
de la danse que le développement d’aptitudes corporelles, s’étend à la découverte de l’univers 
chorégraphique. Cet univers repose sur quatre « Fondamentaux » que sont le temps, l’espace, 
l’énergie (soit la qualité de mouvement) et le rapport à l’autre.  En aparté,  je souligne que de 
                                                          
47 http://www.ilandart.org/about/ consulté en date du 17.05.2015 
48 http://www.danseaucoeur.com/enseignement/ consulté en date du 15.05.2015. 
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par leur nature, ces fondamentaux renvoient d’emblée à des concepts scientifiques, culturels 
et sociologiques et qu’ainsi par essence, la danse peut donc se percevoir comme une 
médiation artistique de concepts abordés généralement dans les disciplines scientifiques,  tout 
en favorisant simultanément le développement de compétences transversales, telles que la 
pensée créatrice, la démarche réflexive ou la communication et la collaboration
49
.  
La notion du temps est abordée entre autre au travers d’une recherche qui porte sur les 
vitesses de mouvement, qui peuvent être rapides, lentes, saccadées, brusquement interrompue 
ou répétée. Il est aussi question de contrastes rythmiques et de suspensions. L’espace est 
perçu dans ses trois dimensions, où il faut intégrer autant la notion de profondeur (plan 
sagittal), que celle de largeur (plan horizontal) ou de hauteur (plan frontal). Il y a des plans, 
des lignes, des courbes. La définition des espaces est aussi primordiale avec des questions de 
l’ordre de la proximité, de l’intérieur ou de l’extérieur. L’espace s’acquiert et se construit, 
l’emplacement d’un objet, d’une personne n’est pas fortuite mais fait appel à des référentiels, 
prend et a du sens. L’énergie renvoie à la dynamique d’un mouvement, non pas tant dans sa 
vitesse mais dans sa texture, soit dans la fluidité, les tensions ou relâchement musculaire, 
force ou légèreté. Il s’agit là de toute la gamme de teintes qu’un danseur peut déployer pour 
exécuter un même geste ou une même action. La relation aux autres est perpétuelle en  
création chorégraphique, que ce soit en duo, en trio, en groupe ou  même en solo, l’autre est 
omniprésent, ne serait-ce que le public, de par sa présence. On danse à l’unisson, éloigné ou 
rapproché, en opposition, en contact ou en autonomie, mais le danseur est toujours à l’écoute, 
réceptif, aux autres et de sa place par rapport aux autres et dans l’espace. Cette notion de 
relation aux autres renvoie directement à la question de l’identité et de la définition de soi au 
sein d’un groupe, de la place que l’on occupe que l’on prend. Une création collective est un 
travail de groupe, basée sur l’écoute, la discussion, l’observation et l’apprentissage par et avec 
les autres.  
Si je me suis attelée à une brève description des « Fondamentaux » en danse et en création 
chorégraphique, il s’agit d’une part pour montrer la spécificité de la danse par rapport à 
l’éducation physique ou aux autres arts enseignés en milieu scolaire et d’autre part pour 
souligner le potentiel d’une telle approche dans le développement de compétences autant 
corporelles qu’artistiques, culturelles, relationnelles ou méthodologiques50. En référence à la 
                                                          
49 PER, Plan d’Etudes Romand, instruction publique, entrée en vigueur en 2010. 
50 F.Balanchard et al. Danse à l’école, présentation du projet, Juin 2014. 
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pédagogie par objectifs de Benjamin Bloom, l’acquisition de connaissances et le 
développement de capacités cognitives n’est là qu’un seul aspect des trois domaines 
psychologiques affectés par l’apprentissage. La danse permet aussi sensiblement 
l’appropriation des compétences affectives, se rapportant aux attitudes et émotions, et de 
compétences psychomotrices
51
. Cette approche créatrice et artistique me semble ainsi être 
globale et complète; elle sollicite non seulement des aptitudes corporelles et physiques, mais 
emprunte aux arts visuels la perception et la représentation de l’espace, tout comme à la 
musique les césures rythmiques en partageant l’éventail du jeu de la gamme des nuances. Par 
ailleurs la finalité d’une réalisation collective et collaborative oriente le travail vers un 
développement de compétences transversales relationnelles et de savoir-être
52
.  Et comme 
l’expriment T. Pérez et A.Thomas «  l’éducation artistique crée du lien social, […] c’est un 
domaine où les différences peuvent être facilement surmontées : à travers l’acte de créer, de 
regarder, d’écouter ensemble, va se développer le respect de la différence, l’acceptation 
d’autres normes, la découverte des apports réciproques ainsi que des ressemblances qui nous 
fondent
53
. » Un des éléments fondamental qu’apporte la danse réside dans le fait qu’elle 
permet d’incarner « de mettre en chair » cette palette de compétences et d’en favoriser 
l’appropriation. 
Propositions pour une partition scolaire 
 
L’Association Vaudoise de danse Contemporaine (AVDC) crée en 2010 une plateforme de 
médiation culturelle danse avec pour objectif de proposer un soutien de médiation culturelle 
au sein des théâtres et festivals vaudois programmateurs de danse. Cette plateforme non 
seulement  accompagne des danseurs-chorégraphes porteurs de projets mais propose aussi bon 
nombre d’activités, documentation, BD et jeux s’adressant aux enfants et de façon plus large à 
tout type de public
54. La plateforme médiation danse de l’AVDC est issue d’une collaboration 
avec Reso- Réseau Danse Suisse et bénéficie du soutien public de la Confédération via la 
Fondation Pro Helvetia. A l’intention des élèves du primaire et du secondaires I de nombreux 
ateliers organisés par les activités culturelles de la ville de Lausanne sont proposés autour de 
spectacles de musique, de théâtre et de danse, tandis que la plateforme danse de l’AVDC 
initie des courtes séances d’initiation corps et mouvement au sein des établissements 
                                                          
51 G et J Pastiaux, La pédagogie, Retenir l’essentiel, Repères pratiques, Nathan, 2014, pp.70-71. 
52 Danse à l’école : Bien naître au cycle initial, bien-être, Prismes  HEP Vaud, n°14, juin 2011. 
53 Titsou Pérez et Annie Thomas, Danser les Arts, Centre régional de documentation pédagogique des Pays de la 
Loire, 2000, p.36. 
54 http://www.avdc.ch/wq_pages/fr/mediation/plateforme.php consulté en date du 21.05. 2015. 
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scolaires. En 2011, l’AVDC élabore un dossier pédagogique, édité par la structure Ecole-
Musée, structure mise en place par le Département de la Formation, de la Jeunesse et le 
Culture (DFJC) du canton de Vaud facilitant la rencontre entre institutions culturelles 
vaudoises et école. Ce dossier pédagogique s’adresse en premier lieu à des enseignants et à 
des élèves de scolarité obligatoire (14-15 ans) et post-obligatoire (15-18 ans) dans un but de 
sensibiliser ce jeune publique à la danse contemporaine via une approche transversale et 
pluridisciplinaire
55
. Dans les paysages vaudois et suisse des structures telles que le réseau de 
médiation danse suisse
56
, en lien avec le réseau de médiation culturelle
57
 et la plateforme 
danse de l’AVDC, constituent  les relais qui rapprochent des professionnels de la danse actifs 
dans le domaine de la médiation en danse en tant que pratique artistique en mettant à 
disposition diverses ressources, documents, et formations continues. Des sources de 
financement possibles pour des porteurs de projets en médiation en danse peuvent se trouver 
principalement soit auprès de la Fondation ProHelvetia qui depuis 2012, suite à l’entrée en 
vigueur de la Loi sur l’encouragement de la culture (LEC), soutient financièrement des projets 
de médiation culturelle, soit auprès du Canton de Vaud qui dispose d’un « Fonds pour la 
sensibilisation à la culture » suite à l’entrée en vigueur d’une nouvelle Loi sur la vie culturelle 
et la création artistique (LVCA)
58
. Quelques lignes ici pour dépeindre brièvement le contexte 
cantonal dans lequel la médiation en danse évolue depuis 2010. 
 
Toutefois, dans la proposition que je développe ici, je place l’étudiant au cœur de ma 
réflexion et ne le voit pas comme « consommateur » d’activités de médiation mais bien 
comme « acteur » et sujet. Suite à mon analyse, ma proposition initiale ne serait pas d’emblée 
d’introduire une discipline supplémentaire type option « Danse » au plan d’Etude de l’Ecole 
de Maturité, bien qu’elle puisse avoir du sens. Je me réfère notamment au contenu de la revue 
PRISME, éditée par la HEP, qui a consacré un de ces derniers numéros au «  Mouvement qui 
fait bouger les apprentissages
59
 ». Je trouverai davantage intéressant et viable de proposer un 
cours optionnel de « danse et création chorégraphique » de deux périodes hebdomadaires 
consécutives ouverts à tous les étudiants, quel que soit leur degré au SII ou leurs options 
spécifiques. L’idéal serait de travailler avec des petits groupes d’élèves âgés de 15 à 20 ans 
                                                          
55 AVDC, Danse en Scène, Ecole -Musée, Canton de Vaud, Département de la formation de la jeunesse et de la 
culture (DFJC), Servie des Affaires culturelle, dp n°44, 2011 . 
56 www.mediation-danse.ch, consulté en date du 21.05. 2015. 
57 www.mediation-culturelle.ch , consulté en date du 21.05. 2015. 
58 Les rendez-vous de l’AVDC, la médiation et son financement, théâtre de Sévelin 36  
59 Ce mouvement qui fait bouger les apprentissages, revue pédagogique HEP Vaud, Prismes, no 19, nov.2013. 
 21 
 
afin de favoriser un travail d’interaction et d’écoute. Le caractère optionnel d’un tel cours 
suppose que les élèves impliqués nourrissent leur propre motivation et soient d’emblée 
collaboratifs, intéressés et réguliers. Ma proposition serait d’amener initialement lors de la 
première moitié de l’année des éléments de technique de danse et des outils de création 
chorégraphique pour passer ensuite au choix d’une thématique qui aboutirait à une 
représentation publique en fin d’année. Il s’agit encore là d’un projet initiatique, mais si cette 
proposition pouvait s’avérer intéressante il serait alors judicieux de proposer au moins deux 
niveaux afin que les étudiants déjà initiés puissent continuer à évoluer l’année suivante. Une 
autre ouverture possible serait qu’un travail de création chorégraphique mené par un étudiant 
puisse éventuellement déboucher sur la réalisation  de son travail de maturité.  
Une personne ressource nécessaire pour guider de tels ateliers et projets me paraît être en 
priorité en médiateur en danse, avec une expérience de scène et de chorégraphie, afin de 
pouvoir transmettre un savoir-faire dans l’optique que les étudiants s’approprient les 
« Fondamentaux » et puissent devenir eux-mêmes sujets et créateurs. Quant au financement je 
pense qu’un tel projet pourrait obtenir des soutiens, soit auprès de Reso médiation danse 
suisse chapeautée par Pro Helvetia ou auprès  du Canton. Un tel projet pourrait tout-à-fait se 
concevoir en interdisciplinarité et avec l’aide d’autres enseignants permettant une 
collaboration avec les disciplines arts visuels, français, géographie, histoire ou histoire de 
l’art, en référence au propositions du dossier pédagogique de l’AVDC60. En lien avec ma 
discipline qu’est la Biologie, j’ai déjà expérimenté de courtes propositions faisant appel au 
monde des neurosciences, avec des jeux de perception visuelle, ou à celui de la médecine et 
des maladies psychiques, où des questions telles que les troubles de motricité ou la difficulté 
du lien ont pu être abordées.  
                                                          
60 AVDC, Danse en Scène, Ecole -Musée, Canton de Vaud, Département de la formation de la jeunesse et de la 
culture (DFJC), Servie des Affaires culturelle, dp n°44, 2011. 
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En bref 
 
A travers cette courte analyse, comme déjà évoquée, subjective, imparfaite et non-exhaustive, 
j’ai tenté de me questionner sur le pourquoi, le comment et le possible d’une médiation des 
concepts scientifiques par la danse au Secondaire II. Mon sentiment est ambivalent dans la 
mesure où ma démarche m’a permis d’appréhender un mode réflexif et  philosophique de la 
danse, passionnant, mais que je suis loin de m’être appropriée et dès lors qui me laisse en 
l’état un sentiment d’inachevé alors que mon analyse et ma proposition arrivent en ces lignes 
à un état de « conclusion ». 
Pour une relecture du parcours effectué, je me suis interrogée sur la légitimité du 
rapprochement entre art et sciences et avec J.M. Lévy-Lebond, nous nous sommes accordés 
sur le fait qu’il est possible, mais davantage sous une forme particulière, résultant d’une réelle 
réflexion. Le propre de la danse est qu’en tant que mode d’expression corporelle, elle est et lie 
corps et esprit. Dès lors, de par sa nature et son histoire, son statut d’habilitation au sein du 
Système des arts a été péjoré. Mais passé cette question, que j’ai effleurée, ce qui m’a 
davantage intéressé était de réfléchir à ce que la danse permet et en quoi et comment elle peut 
proposer une perception du monde, des représentations que l’on s’en fait, plus étendue et 
élargie où j’ai rejoint alors la réflexion de C.Z. Elgin, en référence aux éléments analytiques 
de Nelson Goodman. Des artistes chorégraphes-interprètes danseurs m’ont permis d’appuyer 
mon propos en démontrant concrètement comment des processus créatifs et chorégraphique 
peuvent exemplifier des concepts « scientifiques » et en proposer une perception élargie. Ces 
interrogations soulevées, le propos était de voir en quoi ces éléments étaient pertinents pour 
amener la danse et la création chorégraphique en milieu scolaire, et plus particulièrement au 
SII, en favorisant le développement de compétences transversales et de capacités. En tenant 
compte de l’environnement pédagogique et culturel du canton Vaud, j’ai tenté une proposition 
qui me paraît intéressante et réaliste.  
Cependant si les discours sont une chose, je pense que c’est n’est qu’au travers de 
l’expérimentation et de sa mise à l’épreuve que j’aurai une réponse aux questions que j’ai 
adressées soit le possible, l’intérêt et l’apport de la danse en tant  que médiation de concepts 
« scientifiques » au Secondaire II. 
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La Danse comme médiation des concepts scientifiques au 
Secondaire II ? 
 
 
 
 
La question centrale qui est adressée au sein de ce travail est de se questionner sur le possible 
de la danse comme médiation des concepts scientifiques en milieu scolaire et plus 
particulièrement au Secondaire II. La question est complexe est renvoie à de larges champs 
d’études qui ne se croisent que rarement. Une première partie de ce travail questionne outre la 
légitimité du rapport art-sciences, le statut de la danse au sein du Système des arts. Mais 
l’enjeu de la problématique se situe bien dans la conceptualisation du terme de médiation, où 
il devient question d’une distinction entre art comme médiation interne et transdisciplinaire 
d’un système représentatif de la réalité. Une seconde partie s’intéresse d’avantage à l’apport 
de la danse en tant que pratique artistique en milieu scolaire, et plus particulièrement au 
Secondaire II, où l’accent est porté sur le développement de compétences transversales et le 
possible d’une perception cognitive et sensorielle des représentations du réel. Le concept 
scientifique peut alors être perçu comme la recherche d’une forme de validation de 
représentations de la réalité. Une dernière partie prenant en compte les modalités 
administratives et économiques régionales, au sein desquelles un tel projet pourrait s’inscrire, 
propose quelques pistes de réflexion en vue de l’introduction d’ateliers de danse et de création 
chorégraphique au SII. J’invite le lecteur à suivre ma proposition et ma réflexion en 
nourrissant mon propos de quelques démarches d’artistes chorégraphes- danseurs qui se sont 
immiscés dans le monde scientifique afin de s’approprier cet univers et d’en proposer une 
vision diversifiée, élargie et sensible. Toutefois, cette proposition ne tarde plus qu’à pouvoir  
se mettre au bénéfice de l’expérimentation.  
Mots-clés : médiation, danse et création chorégraphique, concepts scientifiques, art-sciences, 
compétences transversales, secondaire II. 
 
 
